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Christian Thielemann und Radu Lupu 
suchen nach Antworten
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 W 
o spielt eigentlich die 
Musik? Klar: überall. 
Aber zuweilen lohnt es 
sich durchaus, über den 
Ort des Musizierens 
nachzudenken. Und dann stellt man schnell 
fest, dass Dresden durch die Staatskapelle 
ein ganz besonderer Ort ist. Das wird in den 
nächsten Wochen besonders deutlich. 
Wenn wir – nun bereits zum zweiten 
Mal – zu den Osterfestspielen nach Salz-
burg fahren, haben wir natürlich Richard 
Strauss im Gepäck. Seine Wohnorte waren 
München, Berlin und Garmisch – seine 
größten musikalischen Durchbrüche ver-
dankt er aber wohl Dresden. Hier wurden 
umstrittene Opern wie »Salome« und 
»Elektra« aufgeführt, als der Rest der Welt 
noch »Skandal« schrie. Und Strauss hat das 
Engagement unseres Orchesters nie ver-
gessen. Er lobte »die aufopfernde Leistung 
der Kapelle« und schrieb an den damaligen 
Dirigenten-Star Ernst von Schuch: »Ich 
freue mich riesig über den kolossalen Erfolg 
der ›Salome‹ und nicht zuletzt über den 
eminenten Erfolg, den Sie persönlich als 
wohlverdienten Lohn für alle Mühe, Aufop-
ferung und Selbstentäußerung davongetra-
gen haben.« Später war Strauss Mitbegrün-
der der Salzburger Sommerfestspiele. Und 
für uns in Dresden ist es eine wunderbare 
Fügung des musikalischen Schicksals, dass 
das Strauss-Orchester nun auch geogra-
phisch den Bogen zwischen diesen beiden 
Wirkungsstätten schließt. Mehr noch: 
Christian Thielemann hat Recht, wenn er 
darauf verweist, dass die aktuellen Oster-
festspiele sehr an die ersten Salzburger 
Sommerfestspiele erinnern, an ihre Intimi-
tät, den Fokus auf einzelne Werke und die 
Nähe zum Publikum. Wenn die Sächsische 
Staatskapelle nun erneut nach Salzburg 
reist, verbindet sie durch ihre Musik und 
ihre Tradition zwei Orte, die – zumindest 
im Hinblick auf Richard Strauss – ganz nah 
beieinander liegen. 
Und auch in unserem traditionellen 
Palmsonntagskonzert wird die Geographie 
Dresdens in der musikalischen Landschaft 
Europas deutlich. Mich begeistert die Eu-
phorie, die der Dirigent Reinhard Goebel 
an den Tag legt, wenn er beginnt, Musik 
zu interpretieren. Dieses Mal führt er, ge-
meinsam mit der Kapelle, dem Dresdner 
Kammerchor und großartigen Solisten wie 
Simone Kermes, Netta Or und Lothar Odi- 
nius Georg Philipp Telemanns »Trauermu-
sik für August den Starken« auf. Ursprüng-
lich ist Telemann nach Leipzig gezogen, 
weil hier in der Region Bach und Händel 
zu Hause waren. Aber ich fand Goebels 
Gedanken spannend, wie ein Musiker wie 
Telemann den Bogen zwischen der Resi-
denz-Stadt an der Elbe und der weltoffenen 
Messestadt, der katholischen Sachsen-Me-
tropole Dresden und dem protestantischen 
Leipzig, gespannt hat: durch Musik, die 
sich unabhängig macht und nur das Ziel 
des Musikalischen an sich verfolgt.
In diesen Wochen können Sie in Dresden 
auch erleben, dass die Stadt noch immer ein 
Knotenpunkt des internationalen Konzertle-
bens ist, dass wir unsere Tradition auch im 
Heute als Innovation fortsetzen. Etwa indem 
Christoph Eschenbach nicht nur Strauss 
und Mozart befragt, sondern ebenfalls ei-
nen zeitgenössischen Meister wie Wolfgang 
Rihm, oder indem Sie die Möglichkeit ha-
ben, einen der größten Pianisten hautnah 
zu erleben: unseren Capell-Virtuosen Radu 
Lupu, der nicht nur im 7. Symphoniekon-
zert, sondern auch mit einem Klavier-Rezi-
tal zu erleben sein wird.
Wenn wir über Ostern nach Salz-
burg fahren, auf den Spuren von Richard 
Strauss, haben wir also immer auch ein 
Stück Heimat im Gepäck – und freuen uns, 
dann wieder zu Hause zu sein, an einem so 
wunderschönen Knotenpunkt der Musikge-
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»In diesen Wochen können Sie in Dresden auch erleben, 
dass die Stadt noch immer ein Knotenpunkt des inter- 
nationalen Konzertlebens ist, dass wir unsere Tradition 
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und Lyraspieler Orpheus. Sein Heldentum 
besteht darin, den Gott der Unterwelt aus 
Liebe milde zu stimmen. Dem Orpheus-
Mythos haben wir die ersten Opern zu ver-
danken (»Euridice« von Peri und »L’Orfeo« 
von Monteverdi). Und bis heute ist die 
Vertonung seines Heldentums Leitmotiv der 
Musik.
In seinem vierten Klavierkonzert hat 
auch Ludwig van Beethoven Orpheus als 
Kronzeugen benutzt, um die Form des Kla-
vierkonzertes neu zu ordnen. Es ist eines 
der ersten »symphonischen Klavierkonzer-
te«, in denen Orchester und Soloinstrument 
gleichberechtigt nebeneinander stehen. Zur 
öffentlichen Uraufführung 1808 saß Beet-
hoven übrigens zum letzten Mal selber mit 
Orchester am Klavier, außerdem wurden 
an diesem Abend die fünfte und sechste 
Symphonie gegeben. Besonders der zweite 
Satz ist durch die Orpheus-Sage inspiriert. 
Beethoven erhebt den Klaviersolisten 
selbst zum Helden, wenn er dem düsteren 
Unisono-Thema des Orchesters mit innigen 
und flehenden Legato-Phrasen antwortet. 
Der Kritiker der Leipziger »Allgemeinen 
musikalischen Zeitung« schrieb damals, 
dass es sich um das bemerkenswerteste, 
einzigartigste, komplexeste und künstle-
risch wertvollste Klavierkonzert überhaupt 
handelte. Hatte Beethoven sich mit diesem 
Stück etwa selbst in den musikalischen 
Heldenstatus komponiert? 
Die gleiche Frage gilt für Richard 
Strauss. Sein »Heldenleben« wurde oft 
spöttisch kommentiert, da der Komponist 
keinen konkreten Superhelden der Antike 
feiert, sondern das Heldentum an sich. 
Strauss stellt seine Größe mit Hörnern und 
Celli dar, lässt die Widersacher in schrill-
unharmonischen Bläsern auftreten, be-
schreibt die Gefährtin des Helden mit zärt-
licher Geige, lässt ihn in den Kampf ziehen 
und feiert seine Friedenswerke mit Mosai-
ken seiner eigenen musikalischen Helden-
taten. Er lässt seine eigenen Kompositionen 
»Till Eulenspiegel«, »Macbeth«, »Zarathus-
tra«, »Don Juan« und »Don Quixote« an - 
stimmen, bevor er den Weg in die »Welt-
flucht und Vollendung« wählt. Kein Wun-
der also, dass Musikkritiker über Strauss 
lachten. Er habe für sich selber getan, was 
Copland für Lincoln, Tschaikowsky für die 




die Staatskapelle und 
Radu Lupu spüren  
das Überzeitliche im 
Heroischen auf
7. symphoniekonzert
getan hätte – er habe sich selber zum Hel-
den erhoben. So leicht aber kann man sich 
die Sache wohl nicht machen. Natürlich 
schwingt bei Strauss der Kampf gegen sei-
ne Widersacher, besonders den Musikkri-
tiker Hanslick, mit, und er verteidigt seine 
geliebte Frau Pauline, die zum Gespött der 
Presse geworden war. Aber ging es ihm 
nicht auch um die Grundkonstanten des 
Heldentums, den Willen, die Unbeirrbar-
keit und die hehren Ziele? Er selbst sagte 
einmal: »Ich bin kein Held. Mir fehlt die 
nötige Kraft; ich bin nicht für die Schlacht 
gemacht; ich ziehe es vor, mich zurückzu-
ziehen, Ruhe und Frieden zu genießen.« 
Und trotzdem ist Strauss’ »Heldenleben« 
auch als lauttönende Autobiographie eines 
komponierenden Orpheus zu verstehen.
Dass Helden nicht immer laut in den 
Krieg ziehen müssen, beweist Franz Liszt 
in seinem symphonischen »Orpheus«-
Gedicht, das er 1854 für die Premiere von 
Glucks Oper »Orpheus und Euridice« in 
Weimar komponiert hatte. Für Liszt ist der 
antike Sänger kein martialischer Unter-
weltskämpfer, sondern ein Friedensstifter. 
Liszt ließ sich vom Philosophen Pierre-
Simon Ballanche inspirieren – für ihn 
war Orpheus der Held, der uns die zivilen 
Gesetze gab, eine Symbolfigur Europas. 
Sie ist es, die Liszt in einer Art sinnlichem 
Crescendo zum Ausdruck bringt. Sein 
»Orpheus« bewegt sich in den Gesetzen 
der klassischen Sonate, ist ein besinnlich 
schwebendes Werk, das sich am Ende 
zum Motiv des Anfangs schließt und nicht 
nur die Liszt-Freundin George Sand be-
eindruckte, sondern mit seinem chroma-
tischen Sog auch Liszts Schwiegersohn 
Richard Wagner inspirierte. 
Es sagt viel über die Zeit aus, welche 
Helden sie hat und wie sie diese in Szene 
setzt. Christian Thielemann und die Staats-
kapelle sind bekannt dafür, das Pathos 
nicht zu scheuen und gleichzeitig den ana-
lytischen Klang zu pflegen. Sie werden das 
musikalische Ur-Heldentum von Liszt und 
Strauss gegen die Pseudo-Helden unserer 
Knall-Bumm-Bäng-Zeit verteidigen und 
gemeinsam mit dem Pianisten Radu Lupu 
und Beethoven den Schwarzeneggers und 
Co. den Kampf ansagen – weil sie wissen, 
dass gutes Heldentum zeitlos ist, und dass 
der wahre Held stets von der Kraft des Or-
pheus getragen wird, von der Humanität 
der Musik.
Sonntag, 2. März 2014, 11 Uhr
Montag, 3. März 2014, 20 Uhr






»Orpheus«, Symphonische Dichtung Nr. 4
Ludwig van Beethoven 
Klavierkonzert Nr. 4 G-Dur op. 58
Richard Strauss 
»Ein Heldenleben« op. 40
Kostenlose Einführungen jeweils 45 Minuten vor 
Beginn im Opernkeller der Semperoper
Richard Strauss am Pult der Staatskapelle während 
einer »Salome«-Aufführung in der Semperoper, 
gezeichnet von dem Kapell-Cellisten Rudolf Kratina, 
März 1927.
 H
eute hat jeder seine eigenen 
Helden: den Vater, Arnold 
Schwarzenegger oder Mickey 
Mouse. In den letzten 100 
Jahren hat sich der Mythos 
des Heroen grundlegend gewandelt. Ge-
blieben ist seine Faszination: Superhel-
den schaffen, wozu wir in unserem allzu 
menschlichen Leben kaum in der Lage 
sind. Auch wenn das pathetische Helden-
tum durch die großen Weltkriege einen 
Kratzer bekommen hat, können wir auch 
heute nicht ohne Vorbilder leben, ohne 
Personen – fiktional oder real –, deren Le-
bensweg wir bewundern, mit deren Idealen 
wir in die Welt ziehen und für die wir in 
den großen oder kleinen Schlachten unse-
res Alltags kämpfen. 
Wohl keine andere Kunstform hat sich 
so sehr darauf spezialisiert wie die Musik, 
das Übermenschliche zu feiern: Götter, 
Könige – und eben auch Helden. Dabei ist 
der Urheld der Musik natürlich der Sänger 
8. symphoniekonzert
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 W
ie gefährlich ist eigent-
lich hemmungslos eroti-
sche Lust? Darüber strei-
ten die Gelehrten, seit es 
Don Juan gibt – diesen 
Frauenfresser ohne Angst vor Gott und dem 
Tod. »Don Juan begehrt in jedem Weibe das 
ganze Weibergeschlecht«, philosophierte 
bereits der dänische Philosoph Søren Kier-
kegaard. Für ihn ist Don Juans Leben »wie 
der schäumende Wein, mit welchem er sich 
aufregt; es ist schwungvoll bewegt, gleich 
den Tönen, die seine fröhliche Mahlzeit 
begleiten. Beides, sinnliche Kraft und Be-
gierde, ist immer vorhanden; nur so fühlt er 
sich in seinem Element.« Natürlich kannte 
der Denker auch den Preis dieses extre-
men hedonistischen Lebens: Er liegt in der 
Nicht-Erlösung, in der inneren Einsamkeit – 
in dem Fest der eigenen Zerstörung. Kurz: 
in der Hölle.
Die lässt sich gleich am Anfang von 
Mozarts »Don Giovanni«-Ouvertüre hö-
ren, in den düster donnernden d-Moll-
Akkorden, die aus dem dunklen Reich des 
Todes das schillernde Leben bestimmen. 
Dieses Opern-Vorspiel ist ein Teufelsritt 
durch die schizophrene Welt des Eros, der 
Geist und Körper in den Abgrund reißt, der 
kein Morgen kennt und gerade deshalb so 
verführerisch wirkt, weil er sich immer im 
Jetzt befindet: im dauernden Wandel des 
Daseins. 
Als sich Richard Strauss 1889 eben-
falls dafür entschied, den Don-Juan-Stoff 
zu komponieren, ließ er sich weniger von 





Don Giovanni bezahlt für die Liebe mit dem Tod.  
Er verwandelt die Werte der Welt.  
Aber was hat das mit Don Quixote zu tun?  
Das 8. Symphoniekonzert gibt Antworten.
Nikolaus Lenau inspirieren. Hier heißt es: 
»Ja! Leidenschaft ist immer nur die Neue!« 
Strauss beweist, dass Don Giovannis Lie-
beslust so viril ist, dass sie jenseits der 
Worte liegt, dass sie den Exzess des Klan-
ges braucht. Auch das wusste Kierkegaard 
schon, als er schrieb: »Don Juan ist Verfüh-
rer, seine Erotik Verführung. Ziel seines 
Verlangens ist das Sinnliche – und dieses 
allein.« Und das verlangt für Kierkegaard 
die Musik: »Und so ist das Musikalische 
das Dominierende im Don Juan.«
Letztlich kommt auch Strauss dort an, 
wo Mozart bereits war. Wenn er mitten im 
Fortissimo eines aufgebrachten Karneval-
festes das Orchester durch einen vermin-
derten Septakkord in die Hölle der Pauken, 
Posaunen, Kontrabässe und Celli fahren 
lässt und das Strahlen des Helden im Un-
heil auflöst. Die Hemmungslosigkeit dieses 
Über-Mannes führt, egal, wer es in Szene 
setzt, zur Verwandlung des Lebens in das 
Schattenreich des Todes.
Und so ist es nicht zufällig, dass Strauss’ 
und Mozarts »Don Giovanni«-Versionen im 
8. Symphoniekonzert auf Wolfgang Rihms 
Komposition »Verwandlung II« treffen. 
Auch er illustriert in seiner Musik, die aus 
dem Nichts zu kommen scheint, wie sich 
ein nur zweitaktiges Motiv ebenso wie Don 
Giovanni andauernd verändert, um sein 
sinnliches Ziel zu verfolgen: mal entzieht 
es sich der Welt, dann wieder behauptet es 
größer zu sein, als es ist, oder löst sich auf. 
»Stets taucht Bekanntes in neuem Gewand 
auf«, erklärt Rihm sein Stück, »vertraut und 
verfremdet zugleich; aus der Einheit des 
Materials wird eine immense Vielfalt an 
Verwandlungsmöglichkeiten gewonnen.« 
Der Dirigent Christoph Eschenbach ist 
ein Experte der Zwischentöne, ein Meis-
ter der Sinnlichkeit und ein Freund der 
kritischen Hinterfragung. Auch er ist ein 
Sinnlichkeitsmensch, der von sich behaup-
tet: »Mein Leben ist die Musik.« Natürlich 
meint er es anders als Don Juan. »Es soll 
bitte nicht banal klingen«, sagt er, »aber ist 
eben so. Ich konzentriere alles auf die Mu-
sik. Und die Musik gibt mir alles zurück – 
darin liegt ihre Schönheit.«
Gemeinsam mit der Staatskapelle und 
dem französischen Cellisten Gautier Ca-
puçon stellt Eschenbach außer den zwei 
Don-Juan-Versionen einen weiteren musi-
kalischen Grenzgänger auf das Programm: 
1897 hat Richard Strauss sich Miguel de 
Sonntag, 30.3.2014, 11 Uhr
Montag, 31.3.2014, 20 Uhr





Wolfgang Amadeus Mozart 
Ouvertüre zu »Don Giovanni« KV 527 mit Konzert-
schluss von Ferruccio Busoni
Richard Strauss 
»Don Quixote« op. 35
Wolfgang Rihm 
»Verwandlung II«, Musik für Orchester (2005)
Richard Strauss 
»Don Juan« op. 20
Kostenlose Einführungen jeweils 45 Minuten vor 
Konzertbeginn im Opernkeller der Semperoper
Cervantes’ »Don Quixote« vorgenommen 
und ihn in eine Welt zwischen musikali-
schem Schein und Sein geschickt, in eine 
Welt der Verwandlungen. Das Reale wird 
im Kopf des Ritters zu etwas völlig Ande-
rem. Wenn die Bläser mit Flatterzungen 
blökende Schafe imitieren, rüstet sich Don 
Quixote zum Kampf gegen eine heranna-
hende Armee. Ähnlich wie Don Giovanni 
macht auch er sich die Welt zu eigen – 
aller dings ohne tödliches Ende. Nachdem 
er selbst den Kampf gegen den Mond 
angenommen hat, verwandelt Strauss den 
Wahnsinn wieder zur Wirklichkeit. Anders 
als der Frauenheld kommt Don Quixote zur 
Besinnung und beweist, dass das Leben 
eines gutmütigen Ritters längst nicht so 
gefährlich ist, wie das eines bedingungslo-
sen Liebhabers.
Christoph Eschenbach steht seit Jahren regelmäßig am Pult der Sächsischen Staatskapelle und genießt 
beim Orchester eine besondere Wertschätzung. Nicht zuletzt deshalb wird er in diesem Jahr auch bei den 
Osterfestspielen in Salzburg am Pult der Kapelle sowie als Pianist in zwei Kammerkonzerten  
zu erleben sein. 
Gautier Capuçon
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gezeichneter Aufführung.« Schuld daran 
waren die bürgerliche Offenheit des sächsi-
schen Publikums, das Verständnis der Be-
hörden und der Dirigent Ernst von Schuch. 
Ihm schrieb Strauss nach der Urauffüh-
rung 1905: »Ich freue mich riesig über den 
kolossalen Erfolg der ›Salome‹ und nicht 
zuletzt über den eminenten Erfolg, den Sie 
persönlich als wohlverdienten Lohn für alle 
Mühe, Aufopferung und Selbstentäußerung 
davongetragen haben.« 
Für Strauss war klar: Nirgendwo anders 
in Deutschland gab es ein derart engagier-
tes Orchester wie die Staatskapelle und 
einen Dirigenten, der wie Schuch Wagners 
alte »Wunderharfe«, die Kapelle, mit »ei-
nem Zauberstab« schwang. Sonderzüge 
von Berlin nach Dresden wurden zu den 
Opernaufführungen eingesetzt. Seinen Er-
folg habe er Dresden zu verdanken, jubelte 
Strauss auch noch am Ende seines Lebens: 
»Durch die aufopfernde Leistung der Kapel-
le.« In Dresden wurden »Salome«, »Elektra« 
und »Rosenkavalier« uraufgeführt. Strauss 
persönlich dirigierte das Trauerkonzert 
nach dem Tode von Schuch, und die Dresd-
ner Strauss-Wochen wurden gegründet.
Später nahm der Dirigent Fritz Busch 
die Uraufführungs-Tradition mit »Intermez-
zo« und »Die ägyptische Helena« wieder 
auf. Und selbst als die Nazis ihn aus dem 
Amt drängten, hielt Strauss auch an der 
Uraufführung der »Arabella« in Dresden 
fest – da wohnte er längst in Garmisch. Spä-
ter notierte er mit Blick auf das Orchester: 
»Aus der Fülle der herrlichen Erinnerungen 
meiner künstlerischen Laufbahn rufen die 
Klänge dieses Meisterorchesters stets von 
neuem Gefühle innigster Dankbarkeit und 
Bewunderung wach, mit denen ich jedes 
Mal aus dem geliebten Theater schied.« 
1919 übernahm Strauss dann die Lei-
tung der Wiener Hofoper, wo er unter an-
derem »Die Frau ohne Schatten« aufführte. 
Sein Experimentierfeld aber lag wieder 
weiter entfernt, bei den Salzburger Fest-
spielen. Diese wurden in Gemeinsamkeit 
von dem Regisseur Max Reinhardt und 
dem Schriftsteller und Strauss-Librettisten 
Hugo von Hofmannsthal im Jahr 1920 ge-
gründet, mit dabei auch: Richard Strauss, 
der Wiener Operndirektor Franz Schalk 
und der Bühnenbild-Star Alfred Roller. 
Strauss-Topographie 
Eine kleine 
osterfestspieLe sALzburg Nirgends fühlte Richard Strauss sich so wohl 
wie in Dresden und Salzburg – nun schließt sich 
der Kreis, wenn sein Lieblingsorchester, die 
Staatskapelle, an seinem Lieblingsort »Arabella« 
aufführt. Eine Spurensuche in Zeit und Raum.
Salzburg wurde, was zuvor Dresden für 
Richard Strauss bedeutete: ein Experimen-
tierfeld der Kunst. Ein Ort, um Grenzen zu 
überschreiten und in kleinen Konzertreihen 
die Ohren des Publikums neu zu öffnen, 
um Text, Schauspiel und Bühnenbild mit 
der Musik zu vereinen. Strauss entdeckte 
als Dirigent die alten Mozartopern neu und 
leitete hier die »Ariadne« und den »Rosen-
kavalier«. Nach seinem Tod hat der Dirigent 
Karl Böhm das Werk von Richard Strauss in 
Salzburg als Grundpfeiler des Repertoires 
behauptet. 
 D
ie Osterfestspiele wurden erst 
1967 von Herbert von Karajan 
gegründet. Und sie kehren zu-
rück zum Urgedanken der alten 
Sommerfestspiele. Während die Salzburger 
Festspiele heute eine unangreifbare, zu-
weilen aber auch unüberschaubare Groß-
veranstaltung geworden sind, führen die 
Osterfestspiele das Publikum zurück zum 
musikalischen Kern dieses magischen Or-
tes: »Als Richard Strauss in Salzburg war«, 
sagt Christian Thielemann, »war das ein 
Platz, an dem in konzentrierten Konzerten 
an einzelnen Themen der Musik gearbeitet 
wurde.« Als der Dirigent mit der Staats-
kapelle nach Salzburg ging, blätterte er 
zunächst in alten Programmheften: »Max 
Reinhardt hat den ›Sommernachtstraum‹ 
gezeigt«, schwärmt Thielemann, »es gab 
zwei Opern und drei Konzerte – das war 
alles.« Und er zieht eine Verbindung zum 
eigenen Oster-Programm: »Wir machen 
eine Oper, drei Konzerte, zwei Zyklen und 
das Konzert für Salzburg.« 
Wenn die Staatskapelle Dresden nun im 
Jubiläumsjahr also Richard Strauss’ Oper 
»Arabella« in Salzburg aufführt, schließen 
sich hier auch die geographischen Orte des 
Hörens: Die Kapelle kehrt mit Strauss an 
jenen Ort zurück, der für den Komponisten 
ein experimenteller Raum war, nach Salz-
burg. Die Stadt an der Elbe und die Stadt an 
der Salzach sind sich näher als sie scheinen. 
Sie sind die kreativen Nischen des Jubilä-
umskomponisten – und durch die Staats-
kapelle als Orchester der Osterfestspiele 
rücken sie nun wieder zusammen. Manch-
mal sind es eben doch die Orte, die darüber 
entscheiden, wer welche Musik spielt.
 M
usik braucht Orte. Und 
nicht jede Musik ist zu 
jeder Zeit an jedem Ort 
willkommen. Bei Richard 
Strauss liegen oft hunder-
te Kilometer zwischen Wohnort und Kunst-
ort. Nach seinen ersten Jahren in München 
und Weimar ließ er sich 1898 in Berlin 
nieder. Hier war er gut vernetzt, gründete 
das Berliner Tonkünstler-Orchester und er-
fand die GEMA. Er reiste in die USA, nach 
Italien und Griechenland – ein Weltmann 
aus Bayern in der preußischen Hauptstadt. 
Aber die meisten seiner Werke wurden in 
diesen Jahren nicht in seiner Wahlheimat, 
sondern im sächsischen Dresden uraufge-
führt. Und das blieb keine Ausnahme: Als 
Strauss 1910 seine Villa im idyllischen Gar-
misch bezog und später die Wiener Hofoper 
übernahm, lag eine seiner wichtigsten Wir-
kungsstätten ebenfalls weit entfernt bei den 
neu gegründeten Salzburger Festspielen. 
Dresden und Salzburg waren nie Wohn-, 
wohl aber die wichtigsten Wirkungsorte 
von Richard Strauss. Und in diesem Jahr, 
zum 150. Geburtstag des Komponisten, 
wird diese merkwürdige Ton-Topographie 
durch das Engagement der Staatskapelle 
bei den Osterfestspielen in Salzburg ge-
schlossen: Die Wirkungsorte rücken ins 
Zentrum und zeigen die weltoffene Nähe 
zwischen Österreich und Sachsen im Koor-
dinatensystem des Komponisten.
Heute wissen wir, dass »Salome« eine 
der wegweisendsten Opern des 20. Jahr-
hunderts war: ein rasanter, blutrünstiger, 
flirrender und erotischer Einakter. Aber 
Nackttanz und harmonische Dissonan-
zen waren zu viel für die Opernhäuser 
in Berlin, besonders für die Oper Unter 
den Linden. Die preußischen Zensoren 
befürchteten die Entlarvung der eigenen 
Doppelmoral und wiesen das Werk ab. In 
Dresden fand Strauss allerdings begeisterte 
Mitstreiter für seinen musikalischen Auf-
bruch und jubelte nur wenig später: »Trotz 
mancher sittlicher Bedenken kam die ›Sa-
lome‹ in Dresden mit gutem Erfolge zu aus-
Blick auf die Hofstallgasse, zu deren 
rechter Seite das Große Festspielhaus 
liegt. Im Hintergrund thront über 
allem die Festung Hohensalzburg. 
Das Produktionsteam der »Rosenkavalier«-Uraufführung (Dresden, 1911). 
Einige der Protagonisten – Max Reinhardt, Hugo von Hofmannsthal, 
Alfred Roller und Richard Strauss – zählten später zu den Gründungsmit-
gliedern der Salzburger Sommerfestspiele. 
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Herr Thielemann, die Osterfestspiele 
wurden von Herbert von Karajan gegrün-
det. Beim Debüt letztes Jahr hat man Ih-
nen die Anspannung dieses Erbes im Vor-
feld etwas angemerkt – wie kommen Sie 
dieses Mal mit der Sächsischen Staatska-
pelle Dresden nach Salzburg?
Ach, ein bisschen aufgeregt ist man ja 
immer. Aber diese Anfangsnervosität hat 
sich auch im ersten Jahr schnell gelegt. Ich 
fühle mich in Salzburg wie ein Fisch im 
Wasser – auch weil ich mit der Staatskapel-
le komme, die Oper und Konzert auf glei-
chermaßen hohem Niveau spielt und des-
halb erstklassig für diesen Ort geeignet ist. 
Selbst die akustischen Schwierigkeiten des 
Festspielhauses bereiten diesem Orchester 
keinerlei Probleme.
Strauss war einer der Gründungsväter 
in Salzburg – ist er als solcher eigentlich 
noch präsent?
Aber natürlich! Und wissen Sie, was ich 
glaube? Dass gerade die Osterfestspiele 
dem Ursprungsgedanken der Salzburger 
Festspiele besonders gerecht werden. Im 
Sommer nimmt inzwischen ja alles monst-
röse Züge an – und ich meine das nicht kri-
tisch. Aber wir haben ein Überangebot an 
erstklassigen Künstlern, so dass ich mich 
immer wieder frage, wie man das eigent-
lich organisiert. Bei den Osterfestspielen 
ist dagegen noch ein bisschen vom intimen 
Anfangsgeist der Festspiele zu spüren. Mir 
gefallen die Überschaubarkeit, die Intimität 
und die Stimmung, in der sich alles um die 
Musik dreht.
osterfestspieLe sALzburg
Warum ist die Akustik im Festspielhaus 
eine so große Herausforderung?
Weil der Graben so unglaublich breit ist 
und weil Sie als Dirigent nicht gut hören. Es 
besteht dauernd die Gefahr, zu laut zu wer-
den. Man muss in Salzburg mit einem Pas-
tellpinsel dirigieren, damit der gewünschte 
Klang entsteht. Man muss eben ein guter 
Kapellmeister sein, und man tut gut daran, 
sich dabei an Karajan zu orientieren.
Seit 2013 neben der Semperoper eine neue Heimstätte der Sächsischen Staatskapelle: das Große Festspielhaus in Salzburg.
» MaN bRauCHT  
DEN PasTELLPINsEL!«
Christian Thielemann über die Osterfestspiele  W
er könnte das sonst von 
sich sagen? Die Sächsi-
sche Staatskapelle Dres-
den ist nicht nur eines 
der ältesten Orchester 
weltweit – sie dürfte das einzige überhaupt 
sein, das seit mehr als 450 Jahren ununter-
brochen besteht und zudem während dieser 
langen Geschichte stets zu den führenden 
Klangkörpern der jeweiligen Epoche zählte. 
Auch heute gehört die Sächsische Staats-
kapelle Dresden mit ihrem ganz eigenen, 
unverwechselbaren Klang zu den zehn bes-
ten Orchestern der Welt. Im Jahr 2013 erst 
verlieh ihr die Zeitschrift »Opernwelt« nach 
dem Votum internationaler Kritiker den Ti-
tel »Orchester des Jahres«. Viel Grund also, 
stolz zu sein auf eine Geschichte, die reich 
ist an den berühmtesten Namen der Mu-
sikwelt – und viel Grund, diese Geschichte 
voller Schwung und Klang fortzuführen 
in eine Zukunft, in der lokale und globale 
Netzwerke immer bedeutsamer werden, in 
der man sich wieder stärker auf regionale 
Wurzeln besinnt und zugleich internationa-
le Verbindungen sucht und pflegt. 
Ebendies hat sich die »Gesellschaft 
der Freunde der Staatskapelle Dresden 
e.V.« bei ihrer Gründung zu Beginn des 
Jahres 2014 zum Ziel gesetzt. Sie will die 
zahlreichen Bewunderer und Verehrer der 
»Wunderharfe«, wie Richard Wagner das 
Orchester einst dankbar nannte, aus Nah 
und Fern zusammenführen und die Staats-
kapelle noch stärker in der Region vernet-
zen, sowohl in den etablierten Kreisen von 
Politik, Wirtschaft und Gesellschaft, als 
auch und vor allem bei jungen Menschen 
oder anderen Gruppen, die keinen unmit-
telbaren Zugang zu dieser Form der Musik 
haben. Aktionen in Schulen, eine jährliche 
Klassik-Party-Night und Proben-Besuche 
für Jugendliche, die sogar mit im Orchester 
sitzen dürfen, sind nur Beispiele für erste 
Ideen dazu. Auch für die Mitglieder der 
Gesellschaft, die deren Ziele und damit 
die Staatskapelle Dresden unterstützen 
und fördern wollen, soll es Probenbesuche 
geben, außerdem einen Stammtisch und 
Möglichkeiten, mit einzelnen Mitgliedern 
des berühmten Orchesters in Kontakt zu 
kommen. Ein Newsletter wird zudem re-
gelmäßig über die neuesten Entwicklungen 
und Pläne informieren. Wichtig ist den 
Freunden der Staatskapelle Dresden darü-
ber hinau s ein enger Kontakt zu anderen 
Einrichtungen der Hochkultur in Sachsen 
sowie die Bildung internationaler Netz-
werke, etwa durch die Verknüpfung mit 
Freundeskreisen im Ausland oder durch 
die Teilnahme an Konzerten des Orchesters 
buchstäblich in aller Welt. 
Auf einer solchen Basis voll Sympathie 
und Begeisterung für die außergewöhnli-
chen Leistungen eines Orchesters, in dem 
die älteren Musiker ihre Erfahrungen stets 
an die jüngeren weitergaben und so über 
die Jahrhunderte hinweg eine ganz eigene 
klangliche Identität bewahrt haben, will 
die Gesellschaft der Freunde der Staatska-
pelle dazu beitragen, dass dieses beson-
dere Orchester mit seiner einzigartigen 
Geschichte auch eine gesicherte Zukunft 
hat – als einer der bekanntesten Botschaf-
ter Sachsens in der Welt. 
Also: Lassen Sie uns Freunde werden! 
Mit gestaffelten Jahresbeiträgen ab 25 € 
für Schüler und Studenten, 100 € für 
Einzelpersonen und 500 € für instituti-
onelle Mitlieder und Firmen werden Sie 
Teil der Gesellschaft der Freunde der 
Staatskapelle Dresden e.V. und unter-
stützen uns in unseren Anliegen.  
Das Anmeldeformular und weitere Infor-
mationen finden Sie unter www.gfskdd.de.
Dr. Christoph Hollenders
VORSITZENDER DER GESELLSCHAFT DER FREUNDE 
DER STAATSKAPELLE DRESDEN
reunde fürs Leben
Gesellschaft der Freunde  
der Staatskapelle Dresden e.V.
Dr. Christoph Hollenders
Königstraße 1 · 01097 Dresden
www.gfskdd.de · info@gfskdd.de
Weitere Infos und Anmeldeformular
finden Sie unter www.gfskdd.de
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sollten sich die hohen Herren bei der Trau-
erfeier damals den Kopf zerbrechen, als 
sie sich zwei Stunden lang seine Serenade 
anhören mussten. 
Hören wir in der Musik einen politischen 
Aspekt?
Telemann beschreibt einen emotionalen 
Zustand seiner Umgebung: Im Angesicht 
des toten Regenten liegt Sachsen danie-
der, aber es kommt auch wieder zu sich, 
wenn wir den großen D-Dur-Jubel am Ende 
hören: »Und ewig werden wir Dein geden-
ken!« Das ist ja so unbeschreiblich toll, 
und: ja, die Dresdner gedenken bis heute!
Telemann war lange in Leipzig bei Händel 
und Bach. Wie war seine Beziehung zu 
Dresden?
Telemann konnte grundsätzlich über-
all komponieren: auch in Frankreich, in 
Hamburg – und nicht zu vergessen Polen. 
Er war ja der erste Meister des vermischten 
Geschmacks. Heute hätte er vielleicht auch 
Filmmusiken komponiert. Kurz gesagt, hat 
er einfach alle bedient: Er hat Duette für 
die einfache Hausmusik geschrieben, den 
gehobenen mittleren Geschmack mit seinen 
Druckwerken bedient und natürlich auch 
ganz großen Geschmack – und der hing 
zum großen Teil mit Dresden zusammen. 
Das Orchester in Dresden war durch seinen 
damaligen Konzertmeister Johann Georg 
Pisendel ja ein europäischer Dreh- und 
Angelpunkt und sehr verbandelt mit Händel 
und Bach. 
Aber wie standen sich die beiden Städte 
damals gegenüber?
Sagen wir es einmal so: Sie waren – so 
wie heute – keine besten Freunde. Es ver-
hält sich vielleicht wie mit Köln und Düs-
seldorf: Das eine war die Handelsstadt, das 
andere die Residenz. Natürlich war Leipzig 
das Zentrum der lutherschen Orthodoxie, 
und Dresden war katholisch. Aber das hatte 
weder für Telemann noch für Bach Konse-
quenzen. Die katholische Kirche Sachsens 
war musikalisch gesehen im Wesentlichen 
protestantisch ausgerichtet. Und so gese-
hen hat die Musik diese Städte auch mitein-
ander verbunden. 
Nun ist das Ganze 300 Jahre her. Jetzt 
dirigieren sie die »Serenata eroica« mit 
der Staatskapelle. Hört man in diesem 
Orchester noch die Tradition von früher?
Ich frage Sie zurück: Teilen Sie die Tra-
dition und die moralischen Werte mit Ihrer 
Oma oder Ihrer Urgroßmutter? Machen wir 
uns nichts vor: Es ist wie ein Baumstamm, 
er wächst, aber irgendwann hat der Fuß mit 
der Spitze nur noch wenig zu tun. Aller-
dings weiß man in Dresden sehr wohl, wer 
August der Starke war, und was Sachsen 
diesem Kurfürsten zu verdanken hat. Diese 
Traditionspflege spielt dann eben doch eine 
Rolle, zumal jedem Musiker in der Staats-
kapelle klar ist, dass diese Musik mal Re-
pertoire des Orchesters war. Und, ich weiß, 
das ist gemein, aber genau das unterschei-
det Dresden vielleicht von Leipzig, wo man 
sich vollkommen auf Bach eingeschossen 
hat und glaubt, dass man hier die einzig 
wahre Bach-Musik macht. Das ist natürlich 
an den Haaren herbeigezogen, wenn man 
bedenkt, dass der große Bach-Erneuerer, 
Nikolaus Harnoncourt, aus Österreich kam. 
Manchmal ist es vielleicht besser, keine 
Tradition zu haben, um einer musikali-
schen Deutung näher zu kommen – nur so 
kann man auch eine irregeleitete Tradition 
befragen.
Es geht ja in der Musik immer darum, 
etwas Altes ins Jetzt zu holen. Wir wis-
sen um die Verdienste von August dem 
Starken – wissen aber auch, was für ein 
verschwendungssüchtiger Mensch er war. 
Was sagt uns seine Welt noch heute?
Es geht nicht um eine Rekonstruktion, 
sondern um den emotionalen Gehalt der 
Musik. Natürlich inspirieren einen die 
Architektur, die Häuser, von denen man 
weiß, dass hier Geschichte stattgefunden 
hat. Aber mich interessieren weder die 965 
Kinder von August, noch, ob Beethoven sei-
ne »Eroica« für Napoleon geschrieben hat. 
Und ewig werden 
wir gedenken
Reinhard Goebel wird die »Trauermusik für 
August den Starken« dirigieren. Ein Gespräch 
über den Kurfürsten, die Welt von Telemann und 
das Verhältnis zwischen Dresden und Leipzig.
Mich interessiert der Geist eines Stückes, 
der Ausdruck der Trauer, der Freude – all 
das kann man auch heute noch abfackeln! 
Aber die gesellschaftlichen Kontexte ha-
ben sich verschoben.
Warum schauen wir uns noch immer 
einen Rembrandt an, obwohl wir nicht 
mehr im sozialen System der »Nachtwache« 
leben? Vielleicht, weil wir die Aura und den 
Ausdruck genießen, das Allgemeingültige. 
Und, klar, vielleicht schwingt da auch die 
Sehnsucht nach dem Damals mit. Aber 
ich glaube, der Kern liegt in dem, was den 
Einzelnen beeindruckt – und das kann ich 
nicht definieren. Da legt sich Musik wie 
eine Schablone über die Persönlichkeit 
jedes Zuhörers. Um herauszufinden, was da 
konkret passiert, in dieser Begegnung von 
Geschichte und Heute durch den Klang, 
müsste man wahrscheinlich Gehirnfor-
scher befragen. Aber ich bin sicher, dass 
Telemann ein Meister darin war, auch Ge-
fühle und Emotionen in uns anzusprechen, 
die zeitlos sind.
Herr Goebel, ist die »Serenata eroica« 
wirklich heldische Musik?
Aber natürlich: Das Stück beginnt mit 
zwei Pauken und zwei Trompetenchören – 
es geht um den Tod des Helden und um 
sein Weiterleben. Das ist absolut heroisch!
Dabei war Telemann ein Pionier des 
freien Künstlertums, hat Noten im Eigen-
verlag herausgegeben und an den Tiefen 
des Ausdruckes getüftelt. Zum Tod von 
August musste er einen Staatsakt insze-
nieren. Wie viel Privates steckt in dieser 
Musik?
Wir hören wahrscheinlich nur wenig 
privaten Telemann. Er hat ja viele Trauer-
musiken geschrieben: für englische Herr-
scher, für Wien und für Frankfurt. Oft sind 
das effektvolle Krachmusiken, die mit dem 
Affekt der Trauer spielen. Aber es ist nicht 
so, dass er selbst dauernd geweint hätte, 
während er komponierte – oder glauben 
Sie im Ernst, dass Bach bei der »Matthäus-
Passion« immer Tränen in den Augen hatte? 
In der Serenata hören wir allerdings sehr 
viel vom Zeitgeist und den Konstanten ei-
nes Systems. Telemann feiert August den 
Starken und seine Welt. Und dafür gibt es 
durchaus private Gründe: Telemann war 
zu jener Zeit bereits in Hamburg und ist 
dort neue Wege in seinen Kompositionen 
gegangen. Für ihn war es wichtig, dass die 
Schutzhand Sachsens bestehen blieb und 
Hannover sich Hamburg nicht unter den 
Nagel reißt. Telemann feiert August also 
auch als Förderer der Kunst – und darüber 
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Sonntag, 13.4.2014, 20 Uhr












Georg Philipp Telemann  
Serenata eroica TWV 4:7 
»Trauermusik für August den Starken«
Kostenlose Einführungen jeweils  
45 Minuten vor Konzertbeginn im  
Opernkeller der Semperoper
Reinhard Goebel ist einer der Pioniere der historischen Aufführungspraxis und hat mit seinem 
ehemaligen Ensemble Musica Antiqua Köln zahlreiche Referenzeinspielungen vorgelegt. Wie 
kaum ein anderer kennt er sich im Dresdner Barock-Repertoire aus und ist somit geradezu 
prädestiniert für die »Palmsonntagskonzerte« der Sächsischen Staatskapelle. 
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Vielleicht wird der Konzertmeister der 
Staatskapelle, Kai Vogler, am besten beur-
teilen können, wie gut die junge Dirigentin 
zum Orchester passt. Der Violinist, der in 
einer Berliner Musikerfamilie aufwuchs, ist 
auch neben seinem Engagement in der Ka-
pelle vielseitig interessiert: Er gastiert mit 
anderen Orchestern als Solist, gründete das 
Dresdner Klaviertrio und kümmert sich mit 
Leidenschaft um das vergessene Geigen-
Repertoire von Schumann, Berg, Schnittke 
und Philipp Glass – sein Engagement ist auf 
zahlreichen CDs dokumentiert.
An diesem Abend wird Vogler als Solist 
mit Antonín Dvořáks Romanze für Violine 
und Orchester auftreten, die der Kompo-
nist dem befreundeten Geiger František 
Ondříček widmete. Ondříček hat später 
auch Dvořáks großes Violinkonzert urauf-
geführt. Die romantisch-melancholische 
Romanze ist ein Werk, in dem der Kom-
ponist seinen gesamten Einfallsreichtum 
aufblättert. Johannes Brahms schwärmte 
einst: »Dvořák hat mehr Ideen als wir alle. 
Aus seinen Abfällen könnte sich jeder an-
dere die Hauptthemen zusammenklauben.« 
Außerdem auf dem Programm: Mozarts 
frühe g-Moll-Symphonie, die er mit nur 
17 Jahren komponierte, und Béla Bartóks 
Divertimento für Streichorchester, das sich 
auf die klassische Periode von Haydn und 
Mozart bezieht und dessen Bestreben es 
ist, bei allen nachdenklichen Tönen auch 
durch lustvolle Wendungen zu unterhalten.





Wolfgang Amadeus Mozart 
Symphonie g-Moll KV 183
Antonín Dvořák 
Romanze für Violine und Orchester f-Moll op. 11
Béla Bartók 
Divertimento für Streichorchester Sz 113




»Kinderszenen« op. 15 
»Bunte Blätter« op. 99 (Auswahl)
Franz Schubert 
Sonate A-Dur op. posth. D 959
3. AufführungsAbenD
Zum ersten Mal steht 
die Cellistin Han-Na 





ute Musiker brauchen gute 
Förderer. Als Han-Na Chang 
mit nur elf Jahren als Cellistin 
beim Rostropowitsch-Festival 
auftrat, begeisterte sie die 
Jury. Sowohl der Großmeister Mstislaw 
Rostropowitsch als auch der Dirigent 
Giuseppe Sinopoli waren von ihrem ener-
gischen Spiel derart beeindruckt, dass 
sie die junge Künstlerin sofort förderten. 
So spielte sie schon in jungen Jahren eine 
CD mit Sinopoli und der Staatskapelle ein. 
All das ist inzwischen 20 Jahre her, und 
die südkoreanische Musikerin hat sich 
weiterentwickelt: als Cellistin hat sie den 
ECHO Klassik gewonnen, sie studierte Phi-
losophie an der Harvard University und trat 
immer öfter auch als Dirigentin auf – unter 
anderem bei unterschiedlichen Festivals 
in ihrer Heimat. Inzwischen ist sie Music 
Director des Qatar Philharmonic Orchestra 
sowie Erste Gastdirigentin beim Trondheim 
Symphony Orchestra. Eine Künstlerin, die 
wie geschaffen für die Dresdner Auffüh-
rungsabende ist: aufstrebend, vielseitig 
interessiert und dynamisch. Traditionell 
stellen sich an diesen Abenden ja junge 
Musiker dem Orchester und dem Dresdner 
Publikum vor, mit denen sich die Staatska-
pelle auch in Zukunft eine Zusammenarbeit 
vorstellen kann.
Mal durchschlagenden Erfolg. Doch der 
Komponist lag bereits im Sterben: Seit fünf 
Jahren kämpfte Schubert mit den Sympto-
men der Syphilis, zog – auf Anraten seines 
Arztes – von Wien in einen Vorort zu sei-
nem Bruder. Sein Gesundheitszustand ver-
schlechterte sich, und er tauchte ab in die 
Welt des Klanges. In dieser Zeit entstanden 
nicht nur die drei letzten Sonaten, sondern 
auch eine Messe, ein Streichquartett und 
der Liederzyklus »Schwanengesang«. Noch 
einmal raffte sich Schubert zum Bruch der 
Konventionen auf. Das finale »Presto« in 
der A-Dur-Sonate besticht durch den wa-
gemutigen Wechsel der Tonarten und zeigt 
den Sturm und Drang der letzten Jahre. Bei 
einer privaten Aufführung wünschte sich 
der Komponist, dass seine letzten Werke 
veröffentlicht würden – aber das geschah 
erst zehn Jahre nach seinem Tod; und 
selbst dann blieben sie ungeliebt.
Schon zu Lebzeiten gefeiert wurden dage-
gen die »Bunten Blätter« und besonders 
die »Kinderszenen« von Robert Schumann. 
»In den ›Kinderszenen‹ offenbart sich jene 
Anmut«, schwärmte einst Franz Liszt, »jene 
immer das Richtige treffende Naivität, 
jener geistige Zug, der uns bei Kindern oft 
so eigentümlich berührt und uns zugleich 
durch die Scharfsinnigkeit ihrer Fragen in 
Verlegenheit setzt. Ein Zug, der auch bei 
den Kulturanfängen der Völker zu finden 
ist und jenen Ton phantasievoller Einfalt 
bildet, welcher die Lust am Wunderbaren 
weckt.«
Schumann selbst ging es allerdings nie 
darum, in seiner Musik Jugendliche anzu-
sprechen. Vielmehr wollte er eine »Rück-
spiegelung eines Älteren für Ältere« schaf-
fen: Die bekannten Stücke wie »Ritter vom 
Steckenpferd« oder »Träumerei« sind in 
Wahrheit also Erinnerungsmusiken an die 
eigene Kindheit, verschwommene Träume 
an die Jugend. Und damit erfüllen sie eine 
ähnliche Funktion wie Schuberts letzte 
Sonaten, die ja auch zugleich Abschluss, 
Rückblick und Ausblick waren.
Es bedarf großer pianistischer Könner-
schaft, um diese so oft gespielten Werke 
aus ihrem Kern heraus zu interpretieren. 
Der rumänische Pianist Radu Lupu ist be-
kannt dafür, in die Tiefe – selbst der größ-
ten klassischen Gassenhauer – abzutauchen 
und sie auf ihre Substanz zu untersuchen. 
Er ist kein Mann der Moden, sondern der 
Allgemeingültigkeit. Besonders mit den 
Klavierwerken von Schumann und Schu-
bert hat er Standards gesetzt, und nachdem 
er als diesjähriger Capell-Virtuos mit der 
Staatskapelle und Christian Thielemann 
aufgetreten ist, kann ihn das Dresdner Pub-
likum nun noch einmal in einem Soloabend 
erleben.
Wenn Radu Lupu Schubert und Schumann 
interpretiert, taucht er auch in der »Träumerei« 
hinter die Wolken der Oberfläche.
 A
uch in der klassischen Musik 
gibt es Moden. So wurden 
Franz Schuberts letzte Sona-
ten nach seinem Tod lange 
verschmäht – zu nahe an den 
Sonaten Beethovens, war das vernichtende 
Urteil. Heute hat sich das Blatt gewendet, 
die drei letzten Schubert-Sonaten werden 
als ausgereifte Werke des Komponisten 
gefeiert. Neben der Nähe zu Beethoven 
erkennen die Kritiker nun auch seinen ei-
genwilligen Stil, die kammermusikalische 
Klangkraft, die Besonderheit der Tonfarben 
und die Tiefe seiner musikalischen Gefühle. 
Die letzten Sonaten waren ein Vermächtnis 
und wurden im Angesicht des Todes kom-
poniert – ihr Leben auf den Konzertpodien 
begann aber erst vor einigen Jahrzehnten.
1828, Schubert war gerade 31 Jahre alt, 
hatten seine Kompositionen zum ersten 
voN MoDEN uND ZEITLosIGKEIT
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Lyon & Healy kann auf eine für amerika-
nische Verhältnisse sehr lange Tradition zu-
rückblicken. Das 150-jährige Firmenjubilä-
um wird im Jahr 2014 begangen und gleich-
zeitig soll 125 Jahren Harfenbau gedacht 
werden. Die Bostoner Geschäftsleute George 
W. Lyon und Patrick J. Healy hatten 1864 
in Downtown Chicago mit einem kleinen 
Geschäft für Musikbedarf begonnen. Das 
Unternehmen machte sich schnell einen Na-
men und nahm auch Reparaturen an Harfen 
aus europäischer Herstellung vor. Alsbald 
kamen die Geschäftspartner zu der Über-
zeugung, dass es an der Zeit wäre, eigene 
Harfen herzustellen, die den klimatischen 
Verhältnissen des nordamerikanischen Kon-
tinents zu trotzen wussten. Das robuste Holz 
aus den Wäldern bei den Großen Seen ver-
fügte über eine hervorragende Qualität, was 
sowohl die Solidität als auch den Klang des 
Instrumentes anbetraf. Die mechanischen 
Teile der Harfe, die aus Messing bestanden, 
wurden in Anlehnung an die französischen 
Harfen der Gebrüder Érard optimiert und 
herauskam 1889 die »feinste Harfe, die die 
Welt je gesehen hat«, so Healy, der selbst 
Harfe spielte. Die Harfenfertigung von Lyon 
& Healy wurde in Chicago ausgebaut und 
besteht erfolgreich bis heute, mittlerweile im 
Eigentum einer Finanzholding.
Im ersten Produktionsraum der weltbe-
rühmten Harfen wird die Erinnerung an 
kubanische Zigarrenmanufakturen wach. 
Wie im schulischen Frontalunterricht reiht 
sich Werkbank hinter Werkbank, an denen 
die Mitarbeiter einige der 1.500 bewegli-
chen Teile, die in der Mechanik einer sol-
chen Harfe verbaut werden, montieren. Die 
Rückwand des Raumes ist mit der amerika-
nischen Flagge bedeckt, die den Betrachter 
gedanklich aus der Karibik zurück in die 
drittgrößte Stadt der USA holt.
Auch heute noch sind die Qualität und 
Verarbeitung der nordamerikanischen 
Hölzer, wie Ahorn und Sitka-Fichte, der 
entscheidende Faktor für den Klang der 
Harfe. Die Verfahren dieses aufwändigen 
Prozesses sind zeitintensiv und erfordern 
viel Know-how. Die Zugkraft durch die Sai-
ten beträgt etwa 9000 N. Für die Qualität 
des Instrumentes sind sowohl die Stabilität 
des Rahmens als auch die einwandfrei ar-
beitende Feinmechanik der Spindeln und 
Wellen, mit denen durch das Betätigen der 
Pedale Halbtöne erzeugt werden können, die 
entscheidenden Konstruktionsmerkmale.
Milosz Turek aus Krakau schnitzt. In 
der Luft liegt der Geruch von Holzstaub 
und Mutter Erde. Turek setzt den schmalen 
Stechbeitel an und stupst behutsam den 
Gummihammer auf den Griff des Werk-
zeugs. Ein schneeflockengroßer Holzspan 
löst sich aus dem harten Holz. Turek ist noch 
nicht zufrieden. Er braucht sieben Stunden 
um die Blumenranke zu schnitzen. Danach 
fertigt sein mexikanischer Kollege die Krone 
als Säulenabschluss an. Durch das geschlos-
sene Fenster dringt das Quietschen der 
Räder der grünen Bahnlinie. Im Gebäude 
scheinen die Uhren stehengeblieben zu sein. 
Die Künstler bearbeiten ihre Werkstücke. 80 
bis 100 Stunden arbeiten meist drei Schnit-
zer an einer Harfe.
»Ein Harfenist wechselt selten die Mar-
ke«, gibt Antoni Gralak, der europäische 
Vertriebsverantwortliche von Lyon & Healy 
in Remagen, zu Bedenken. Ähnlich erging 
es der Solo-Harfenistin der Sächsischen 
Staatskapelle, Astrid von Brück, die schon 
zu DDR-Zeiten auf einer Lyon & Healy Harfe 
spielte. »Wenn sich das Klangbild einmal 
manifestiert hat, möchte man das wiederfin-
den«, sagt sie. 
Um diese Markentreue früh in der Lauf-
bahn einer Künstlerkarriere anzulegen, 
muss ein Hochpreisanbieter nicht nur im 
Einstiegssegment präsent sein, sondern 
auch kleinere Instrumente anbieten, die 
von Heranwachsenden physisch zu handha-
ben sind. Frau von Brück schätzt das klare 
Klangbild und die gute Trennschärfe ihrer 
Lyon & Healy Harfe. Wie der besondere 
Klang seiner Harfen entsteht, will Steve 
Fritzmann, Verkaufsleiter bei Lyon & Healy 
in Chicago, nicht verraten. »Das ist ein Fami-
liengeheimnis«, scherzt er und zupft an den 
Saiten einer 100 Jahre alten Harfe.
Lyon & Healy betrachtet die Güte des Ins-
truments und den unverwechselbaren Klang 
als ihr Erfolgsrezept. Nach der Herstellung, 
die je nach Modell drei bis zwölf Monate 
dauert, wird die Qualität noch mal umfas-
send durch Techniker und eine Harfenistin 
geprüft. Ungefähr 1.000 Instrumente werden 
pro Jahr verkauft, und der asiatische Markt 
ist der mit den höchsten Zuwachsraten.
 S
chon Melanie Bauer-Ziech, die 
bedeutende Kammervirtuosin 
des sächsischen Königs Friedrich 
August III. und Solo-Harfenistin 
der königlichen Hofkapelle von 
1879 bis 1927, lobte schriftlich bei Lyon & 
Healy »im höchsten Maße die erfolgreichen 
Verbesserungen«. Die Dresdener Staatska-
pelle verfügt heute über drei Lyon & Healy 
Harfen, die bei Wagners Ring-Aufführungen 
um drei weitere ergänzt werden. »Mit sechs 
Harfen im Orchester lässt sich ein Klang-
teppich entfalten. Es tauchen Farben auf! «, 
begeistert sich von Brück. Ab der deutschen 
Romantik war die Harfe als Instrument 
unverzichtbar. »Wagner hat die Harfe im 
deutschen Repertoire salonfähig gemacht«, 
erklärt die Solo-Harfenistin. Die Bedeutung 
der Harfe für die Staatskapelle mit ihrem 
vielzitierten »Harfen-Synonym«, das der 
Komponist Wagner ihr verlieh, ist daher 
nicht zu unterschätzen.
Es ist der weiche Klang, der so zart, 
versöhnlich, schmeichelnd klingen kann 
und wenig später unheilverkündend, virtuos 
rauschend, Akzente setzend oder perlend 
in ein Glissando mündet, der neben der 
Eleganz des Instrumentes, der Anmut des 
Spiels und dem Klangreichtum der Harfe 
einen besonderen Platz in der Musikge-
schichte beschert hat.
Beim Verlassen der Manufaktur, dem 
Olymp des Harfenbaus, streift der Blick 
einen architektonischen Glanzpunkt Chica-
gos: den 442 m hohen Willis Tower, der bis 




Die Harfenistinnen der Sächsischen Staats- 
kapelle Dresden spielen auf Instrumenten 
des US-amerikanischen Harfenbauers 
Lyon & Healy, dem Weltmarktführer aus 
Chicago. Ein Besuch in der Manufaktur.
 A
uf der Hochbahntrasse der 
Chicago Transit Authority 
dröhnt die grüne Bahnlinie 
Richtung Harlem und kommt 
mit einem markerschütternden 
Kreischen zum Stehen. Ebenerdig rumpeln 
Pickup-Trucks mit Zwillingsreifen und Fa-
milien-Kleinbusse mit großvolumigen Hub-
räumen auf North Ogden Avenue entlang. 
Das eigene Wort verklingt ungehört, bis die 
Türen von Lyon & Healy Harps geschlossen 
sind und der Empfangsbereich über dicken 
roten Teppich und Messingeinfassungen 
erreicht wird. Warmes Licht illuminiert die 
ziegelroten hohen Wände des Backsteinbaus 
und der Duft von Holz erfüllt den Raum.
Durch das Fenster des firmeneigenen Konzertsaals 
ist das derzeit zehnthöchste Gebäude der Welt zu 
sehen: Der Willis-Tower in Chicago, vorne steht das 
Modell »Style 23«, das bei Berufsharfenisten meist 
verkaufte Modell von Lyon & Healy.
Astrid von Brück wurde bereits mit 23 Jahren Solo-
harfenistin der Sächsischen Staatskapelle Dresden. 
Auch während eines mehrmonatigen Studienauf-
enthaltes bei Susann McDonald in Bloomington, 
Indiana, spielte sie auf Harfen von Lyon & Healy.
Die Mitarbeiter von Lyon & Healy erlernen und 
verfeinern ihr Handwerk in einem betriebsinter-
nen Programm. Die Ausbildung zum Harfenbau-
meister kann bis zu zehn Jahre dauern.
Das 23-karätige Blattgold aus Italien wird in 
einem mehrstufigen Prozess auf traditionelle 
Weise appliziert, was – je nach Modell – bis zu 
zwei Monate in Anspruch nimmt. 
18 SAISON 2013 / 2014 19 SAISON 2013 / 2014
Sonntag, 2. März 2014, 11 Uhr
Montag, 3. März 2014, 20 Uhr






»Orpheus«, Symphonische  
Dichtung Nr. 4
Ludwig van Beethoven 
Klavierkonzert Nr. 4 G-Dur op. 58
Richard Strauss 
»Ein Heldenleben« op. 40
Kostenlose Einführungen jeweils 
45 Minuten vor Beginn im Opern-
keller der Semperoper
Donnerstag, 6. März 2014, 20 Uhr 
Alte Oper Frankfurt
Samstag, 8. März 2014, 19.30 Uhr 
Sonntag, 9. März 2014, 19.30 Uhr 
Musikverein Wien
Dienstag, 11. März 2014, 20 Uhr 
Philharmonie Luxemburg
Mittwoch, 12. März 2014, 20 Uhr 
Théâtre des Champs-Élysées Paris
Freitag, 14. März 2014, 20 Uhr 






Ludwig van Beethoven 
Klavierkonzert Nr. 4 G-Dur op. 58
Anton Bruckner 
Symphonie Nr. 5 B-Dur
Franz Liszt 
»Orpheus«, Symphonische  
Dichtung Nr. 4
Richard Strauss 
»Ein Heldenleben« op. 40
 








»Three Water Colors«  
für Flöte, Violoncello und Klavier 
Bohuslav Martinů  
Trio für Flöte, Violoncello  
und Klavier
Felix Mendelssohn Bartholdy 
Trio d-Moll op. 49 für Flöte, 
Violoncello und Klavier
Sonntag, 30. März 2014, 11 Uhr
Montag, 31. März 2014, 20 Uhr





Wolfgang Amadeus Mozart 
Ouvertüre zu »Don Giovanni«  
KV 527 mit Konzertschluss  
von Ferruccio Busoni
Richard Strauss 
»Don Quixote« op. 35
Wolfgang Rihm 
»Verwandlung II«, Musik  
für Orchester (2005)
Richard Strauss 
»Don Juan« op. 20
Kostenlose Einführungen jeweils 
45 Minuten vor Beginn im Opern-
keller der Semperoper
12. – 21. April 2014
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»Alma hat den Schall im Nacken« 
Mit Musik von Richard Strauss






Chor der Sächsischen  
Staatsoper Dresden
Koproduktion mit der  
Semperoper Dresden









15. / 18. April 2014
Chorkonzert
Christian Thielemann Dirigent
Chor des Bayerischen Rundfunks








Sonntag, 13. April 2014, 20 Uhr













Serenata eroica TWV 4:7 
»Trauermusik für August den 
Starken«
Kostenlose Einführungen jeweils 
45 Minuten vor Beginn im Opern-
keller der Semperoper






»Kinderszenen« op. 15 
»Bunte Blätter« op. 99 (Auswahl)
Franz Schubert 
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Seite werden Schostakowitschs Werke mit 
jenen von Johann Sebastian Bach in ein 
Verhältnis gesetzt, also mit der Urform der 
musikalischen und harmonischen Form. 
Auf der anderen Seite reist die russische 
Komponistin Sofia Gubaidulina mit eigenen 
Werken an – bereits 1981 hatte Kremer ihr 
Violinkonzert »Offertorium« uraufgeführt. 
Inzwischen gehört Gubaidulina gemeinsam 
mit Alfred Schnittke und Edisson Denissow 
zu den führenden Komponisten der Post-
Schostakowitsch-Ära. Seit Jahren arbeitet 
sie daran, das Erbe der großen russischen 
Musik in die Gegenwart zu holen und ori-
entiert sich dabei immer wieder an Johann 
Sebastian Bach, etwa in ihrer »Johannes-
Passion« (2000) und »Johannes-Ostern« 
(2002) – einem Diptychon über Tod und 
Auferstehung. In Gohrisch wird Schostako-
witsch also ins Zentrum zwischen Barock 
und Moderne gestellt. 
Vom 19. bis zum 21. September 2014 
werden beim Festival fünf Konzerte und 
eine Filmvorführung auf dem Programm 
stehen. Aber wie immer besteht die eigent-
liche Magie dieser Veranstaltung in ihrer 
intimen Atmosphäre: Künstler, Publikum 
und Schostakowitsch-Fans treffen sich 
zwischen den unterschiedlichen Konzerten 
und den ausgefallenen Veranstaltungsor-
ten, um das Werk des Komponisten neu zu 
hören, zu deuten und zu debattieren. 
hältnis zur kommunistischen und diktato-
rischen Sowjetunion der Jahre zwischen 
1930 und 1960? Isabel Karajan ist in ihrer 
Recherche auf Musiker- und Schriftsteller-
Worte gestoßen, hat Schostakowitschs 
Briefe gelesen und lässt im Zirkuszelt von 
Gohrisch nun ein Panoptikum zwischen 
Bangen und Hoffen entstehen. Natürlich 
werden Musiker der Staatskapelle diesen 
Ritt durch die dunkle Welt der Stalin-Jahre 
mit der Interpretation des Streichquartettes 
illustrieren. Eine literarisch-musikalische 
Collage, in der das Publikum hautnah am 
Entstehungsprozess und am Leben des 
Komponisten beteiligt wird. 
Und noch ein prominenter Gast wird 
erneut nach Gohrisch kommen: Der Geiger 
Gidon Kremer bekommt den diesjährigen 
Schostakowitsch-Preis und wird in meh-
reren Konzerten mit seinem legendären 
Kammerorchester, der Kremerata Baltica, 
musizieren. Dabei wird er gemeinsam mit 
der Staatskapelle und ihren verschiedenen 
Kammermusikformationen das Spannungs-




Zum fünften Jubiläum bieten die Internationalen Schosta-
kowitsch Tage in Gohrisch ein besonderes Programm. 
Mit dabei: Isabel Karajan und Gidon Kremer. 
Extra für das Magazin »Glanz & Klang« 
bietet das Festival ab sofort einen ermä-
ßigten Festival-Pass an, der zum Eintritt 
für alle Aufführungen berechtigt. Son-
derpreis 180 € (Kategorie A, später 230 €) 
bzw. 150 € (Kategorie B, später 200 €). 
Dieses Angebot gilt nur bis 30. April 2014. 
Bestellungen unter 
Touristinformation Gohrisch 
Telefon 035021 / 66166 
Fax 035021 / 66155 
E-Mail kontakt@schostakowitsch-tage.de 
19. – 21. September 2014 
5. INTERNaTIoNaLE sCHosTa-
KoWITsCH TaGE GoHRIsCH 
In Kooperation mit der Kammermusik  
der Sächsischen Staatskapelle Dresden 
www.schostakowitsch-tage.de 
 G
ohrisch feiert Jubiläum: Zum 
fünften Mal verwandelt sich 
der Kurort in der Sächsischen 
Schweiz, in dem Dmitri Schos-
takowitsch einst sein achtes 
Streichquartett komponiert hat, für ein 
Wochenende zum großen Klangraum für 
die Werke des russischen Komponisten – 
und zu einem Klangerlebnis, in dem seine 
Musik aus der Vergangenheit und für die 
Zukunft befragt wird. Das endgültige Jubi-
läums-Programm des Festivals wird zwar 
erst im Mai vorgestellt, aber einige Höhe-
punkte sind bereits jetzt bekannt. 
Isabel Karajan, Schauspielerin und 
Tochter des Dirigenten Herbert von Ka-
rajan, hat sich das bedrückende achte 
Streichquartett genau vorgenommen und 
eine persönliche Collage entwickelt: Was 
hat den Komponisten, der in seiner Heimat 
verboten war, und der in Gohrisch über 
sein Leben grübelte, angetrieben? Welche 
Ängste und Hoffnungen verarbeitet er in 
seinem Werk? Und wie steht jene im Idyll 
von Gohrisch geschriebene Musik im Ver-
Isabel Karajan
E inE  p Erf EktE  kom posit ion .
Erleben Sie den Ort, an dem Automobilbau einer  
perfekten Komposition folgt: die Gläserne Manufaktur 
von Volkswagen in Dresden.
 0351  –   420 44 11
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